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 E
s ist wohl überall so, dass der 
Ort, an dem man zu Hause 
ist, den Blick auf die Welt 
bestimmt: die eigene Stadt, 
die eigene Region, das eigene 
Land. Zu Hause zu sein ist ein schönes 
Gefühl, und Heimat ein rätselhaftes Phä-
nomen. Die Staatskapelle spürt dieses 
Gefühl von Heimat bei jedem Konzert in 
Dresden, im ständigen Kontakt mit unse-
rem Publikum. 
Ich finde einen Satz, den der Dirigent 
Donald Runnicles in dieser Ausgabe von 
»Glanz & Klang« sagt, bemerkenswert. 
Runnicles wird im 8. Symphoniekonzert 
ein Programm mit Komponisten seiner 
britischen Heimat leiten. Auf die Fra-
ge, ob es so etwas wie britische Musik 
gibt, antwortet er indifferent. »Es gibt 
vielleicht britische Musiker«, sagt er 
und verweist auf die Sozialisation der 
Komponisten, ihre Nähe zur Musikge-
schichte des eigenen Landes, und gesteht 
ein, dass Heimat für ihn – sowohl in der 
Musik als auch im Leben – ein merkwür-
diges Gefühl sei. »Man spürt, wenn man 
zu Hause ist«, sagt er, kann aber nicht 
sagen, woran. Und noch einen Gedanken 
führt Runnicles aus: Heimat wird beson-
ders bedeutend, wenn Menschen sie ver-
lassen und hinausgehen in die Welt. So 
hat der Komponist Benjamin Britten sein 
Fischerdorf in England erst in New York 
richtig vermisst. Und dieses Fischerdorf 
namens Aldeburgh profitiert bis heute 
vom internationalen Ruhm Brittens.
Die Heimat wird also erst dann be-
sonders spannend, wenn man sie als 
Ausgangspunkt nimmt, um die Welt zu 
entdecken. Und genau das macht die 
Staatskapelle seit eh und je. Wir reisen, 
stellen unsere Musik an anderen Orten 
vor und bringen viele neue Eindrücke 
zurück in unsere Heimat. Diese Wochen 
und Monate werden wir viele Reisen 
unternehmen: Wir werden gemeinsam 
mit Christian Thielemann wieder die Os-
terfestspiele in Salzburg bestreiten – mit 
einer »Re-Kreation« der »Walküre« von 
1967, dem Anfangsjahr der Festspiele, 
damals unter der Künstlerischen Leitung 
von Herbert von Karajan. 
Aber wir werden auch in Dresden ver-
reisen: mit Donald Runnicles nach Groß-
britannien, mit Myung-Whun Chung 
nach Frankreich, wenn bei den Gedenk-
konzerten berückend tröstende Musik 
von Gabriel Fauré und Oliver Messiaen 
erklingen wird, oder zurück ins Barock 
mit Reinhard Goebel in den Palmsonn-
tagskonzerten. Besonders freue ich mich 
auf eine Reise in die Klangwelt unserer 
Capell-Compositrice Sofia Gubaidulina. 
Allein in dieser Saison spielen wir 17 
ihrer Werke und freuen uns, Sie, unser 
Publikum, in diesen transzendenten, 
sphärischen Kosmos entführen zu kön-
nen. Das Besondere: Die Kammermusik 
der Kapelle hat mit dem Porträtkonzert 
für Gubaidulina ein neues Format ent-
wickelt, in dem sich die Musiker und die 
Komponistin in den Pausen gemeinsam 
mit Ihnen über die Eindrücke unterhal-
ten werden.
In diesen Tagen wird viel über Na-
tionen, über Globalisierung, über Ab-
schottung und Öffnung gesprochen. Für 
Musiker ist die Heimat, ihre Klänge und 
Traditionen, die Basis des eigenen Schaf-
fens – aber sie hat nur dann einen Sinn, 
wenn das Eigene mit dem Außen in Kon-
takt tritt, wenn wir Grenzen einreißen 
und Ohren aufsperren. Der Brite Edward 
Elgar bezog sich auf Richard Strauss, der 
Franzose Fauré auf Richard Wagner – 
Wagner und Strauss wiederum rieben 
sich an Italienern wie Verdi oder Rossini 
und Franzosen wie Ravel. Mit anderen 
Worten: Musik öffnet Horizonte, braucht 
die Heimat, aber kann ohne das Fremde 
nicht existieren. 
In diesem Sinne wünsche ich Ihnen 
bei unseren Konzerten spannende Reisen 
in andere Länder und neue Innenwelten. 
Herzlich Ihr 
Jan Nast
Orchesterdirektor der Sächsischen  
Staatskapelle Dresden
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7. SYMPHONIEKONZERT
 D
er Zerstörung Dresdens am 
Ende des Zweiten Weltkriegs, 
der Bombennacht und ihren 
zahlreichen Opfern hat die 
Sächsische Staatskapelle im-
mer wieder mit ganz unterschiedlicher 
Musik gedacht: mit Uraufführungen, dem 
»War Requiem« von Benjamin Britten, aber 
auch mit den bekannten Totenmessen von 
Mozart, Verdi oder Brahms. Jeder Kompo-
nist gibt andere Antworten auf die Frage, 
wie der Mensch in geeigneter Form seiner 
Trauer Ausdruck verleihen kann. Die einen 
setzten auf das bewusste Trauern, darauf, 
dass Musik den Zuhörern erlaubt, ihren 
tiefsten Gefühlen freien Lauf zu lassen. 
Andere setzen auf den Trost, darauf, den 
Tod auch als Erlösung zu begreifen. Wieder 
andere klagen den Lauf der Welt an, die 
Schwäche der Menschen, die zu Kriegen 
und zum Leid führen – und hoffen, in ihren 
Klängen eine Alternative für eine bessere 
Welt anzubieten.
Dieses Jahr stehen zwei französische 
Komponisten auf dem Programm, wenn 
der Dirigent Myung-Whun Chung gemein-
sam mit den Kapellmusikern in der Sem-
peroper das Gedenken an den 13. Februar 
1945 anstimmt. Beide waren hautnah an 
großen Kriegen beteiligt und beide haben 
die schrecklichen Erfahrungen in ihrer 
Musik verarbeitet. Gabriel Fauré, der 1845 
am Fuße der Pyrenäen geboren wurde, 
diente im Deutsch-Französischen Krieg als 
Kurier der Infanterie. Gleichzeitig sehnte 
er sich danach, endlich wieder nach Paris 
zurückkehren zu können, um hier das Pa-
riser Konservatorium zu revolutionieren. 
Sein Requiem stand 2008 schon einmal 
auf dem Programm der Gedenkkonzerte – 
damals unter Leitung von Sir Colin Davis. 
Olivier Messiaen, der 1908 in Avignon 
geboren wurde, geriet 1940 in Kriegsgefan-
genschaft und verbrachte neun Monate in 
einem Straflager der Nationalsozialisten in 
Görlitz / Zgorzelec. Hier vollendete er sein 
»Quartett auf das Ende der Zeit«, das er 
gemeinsam mit anderen Lagerinsassen am 
15. Januar 1941 vor 400 Mitgefangenen zur 
Uraufführung brachte. Nach seiner Frei-
lassung lässt sich ein Bruch in seiner Mu-
sik feststellen, sie wurde nachdenklicher, 
dunkler und ernsthafter und thematisierte 
immer wieder das Ende der Welt und die 
Apokalypse der Menschheit.
Fauré war begnadeter Pianist und Or-
ganist, allerdings nie besonders religiös. 
Dennoch lag ihm sein Requiem außeror-
dentlich am Herzen. Immer wieder hat er es 
überarbeitet, Teile hinzugefügt und immer 
größere Orchestersätze komponiert. Was 
die Initialzündung für dieses Werk war, ist 
unklar. Wahrscheinlich spielen persönliche 
Rückschläge eine Rolle: 1885 starb Faurés 
Vater. Zwei Jahre später, nachdem der Kom-
ponist sein Requiem begonnen hatte, auch 
seine Mutter. Zunächst hatte Fauré nur ein 
kleines Requiem in fünf Teilen geplant, das 
zum ersten Mal zur Beerdigung des Archi-
tekten Joseph-Michel Le Soufaché uraufge-
führt wurde. Die erweiterte Fassung feierte 
dann bei der Pariser Weltausstellung im 
Jahre 1900 große Erfolge.
»Ich habe versucht, mir keine Gedanken 
darüber zu machen, was richtig und was 
falsch ist«, sagte der einstige Organist über 
sein eigenes Stück, »immerhin habe ich 
bei so vielen Beerdigungen an der Orgel 
gesessen, dass ich all diese Musik auswen-
dig kenne. Ich wollte aber etwas schreiben, 
das sich anders anhört.« Und das ist ihm 
auch gelungen. Faurés Requiem ist weniger 
ein Werk der Trauer und des Glaubens als 
eine schillernde Symphonie der Trostes. 
»Ich habe alles über die religiöse Illusion in 
mein Werk gegeben, was mir bekannt war«, 
sagte er, »und es ist am Ende dominiert – 
von Anfang bis Ende – durch ein sehr 
humanes Gefühl über den Glauben an die 
Unendlichkeit im letzten Frieden.«
Dieser vollkommen neue Aspekt war 
mindestens so revolutionär und sorgte für 
ebenso viel Kritik wie Faurés Arbeit am 
Pariser Konservatorium, wo er neue Lehr-
methoden etablierte und den Komponisten 
Richard Wagner in Frankreich rehabilitier-
WIE SICH DIE TRAUER
Dieses Gedicht schrieb Messiaen zu seiner  
Komposition »Die Vergessenen Opfer«
Die Arme ausgebreitet, zu Tode betrübt,
vergießest du auf dem Kreuzesstamm dein Blut.
Du liebst uns, süßer Jesus, wir haben es vergessen.
Vom Wahnsinn und von der Schlange Zunge getrieben,
sind wir in einem atemraubenden, hemmungslosen, unaufhaltsamen Lauf 
in die Sünde hinabgestiegen wie in ein Grab.
Hier ist der reine Tisch, der Quell der Mildtätigkeit,
das Festmahl der Armen, hier das anbetungswürdige Mitleid,
das uns das Brot des Lebens und der Liebe darbietet.
Du liebst uns, süßer Jesus, wir haben es vergessen.
Es gehört zur Tradition der Staatskapelle, 
der Zerstörung Dresdens am 13. Februar 1945 
zu gedenken – dieses Mal steht mit dem 
Requiem von Fauré und »Les Offrandes 
oubliées« von Messiaen vor allen 
Dingen der Trost im Vordergrund.
in Trost verwandelt
te. Kritiker spotteten über sein Requiem 
als »Kinderlied des Todes«. Den Kom-
ponisten störte das nicht im Geringsten. 
»Es ist genau das, wie ich den Tod sehe«, 
entgegnete Fauré seinen Kritikern, »eine 
glückliche Fügung, eine Erhebung zum 
höheren Glück. Der Tod ist für mich nicht 
unbedingt eine schmerzvolle Erfahrung.« 
Als Fauré 1924 in Paris starb, wurde das 
Werk in ganzer Orchesterbesetzung na-
türlich auch zu seiner eigenen Beerdigung 
angestimmt.
Fauré hatte zu dieser Zeit viele neue As-
pekte in die französische Musik gebracht 
und gilt heute als eine Art Bindeglied der 
Musikgeschichte: Sein Lehrer war Camille 
Saint-Saëns, seine Schüler unter anderem 
Nadia Boulanger, George Enescu und Mau-
rice Ravel. 
Ravel wiederum inspirierte die Musik 
von Olivier Messiaen auf ganz besondere 
Weise. Dessen Werk »Les Offrandes ou-
bliées« (Die vergessenen Opfer) entstand 
bereits 1930 – es war sein erstes Stück für 
großes Orchester und vor großem Pub-
likum. Vor allen Dingen aber war es ein 
Vorzeichen dessen, wofür der Komponist 
auch später stehen sollte. Es ist bekannt, 
dass Messiaen Synästhetiker war, dass er 
also Farben sah, wenn er Klänge hörte. 
Außerdem hatte er ein Faible für Zahlen-
mystik und versuchte später den Gesang 
von Vögeln in Musik zu übersetzen. Für 
»Die vergessenen Opfer« malte er quasi ein 
Montag, 13. Februar 2017, 20 Uhr 
Dienstag, 14. Februar 2017, 20 Uhr 
Semperoper Dresden
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Zum Gedenken an die Zerstörung Dresdens 











akustisches Triptychon, also ein dreiteiliges 
Altarbild, in dem er folgende Hauptthemen 
vorstellt: Das Kreuz, das Messiaen in der 
Klage der Streicher angelegt hat mit »tiefen, 
grauen und malvenfarbigen Seufzern«. Die 
Sünde stellt er als eine Art »Lauf in den 
Abgrund« vor, in einer nahezu »mechani-
sierten Geschwindigkeit«. Messiaen verwies 
in eigenen Worten auf das Pfeifen der Glis-
sandi und die schneidenden Rufe der Trom-
pete. Das dritte Thema ist die Eucharistie, 
das Abendmahl, das in den langsamen 
Phrasen der Violinen zu hören ist, in einem 
Teppich aus Pianissimoakkorden, die für 
den Komponisten »rot-, gold- und blauge-
tönt« erklingen. 
Für Messiaen haben diese drei Themen 
eine besondere Bedeutung. Die Sünde 
symbolisiert für ihn die allgegenwärtige 
Gottvergessenheit (und damit auch die Feh-
lerhaftigkeit des Menschen), das Kreuz und 
die Eucharistie stehen für unsere göttlichen 
Opfer und damit auch für die Sätze des lei-
denden Jesu: »Siehe da, mein Leib, der für 
Euch hingegeben wird. Siehe da, mein Blut, 
das für Euch vergossen wird.«
Wenn Myung-Whun Chung und die 
Sächsische Staatskapelle gemeinsam mit 
den Solisten Patricia Petibon und Adrian 
Eröd nun, 72 Jahre nach der Zerstörung 
Dresdens, des Grauens, des Todes und der 
Zerstörung gedenken, finden sie andere 
Töne als in vielen Jahren zuvor. Das dies-
jährige Gedenkkonzert mit französischer 
Musik lässt neben der Mahnung und der 
Trauer auch viel Trost mitschwingen.
Myung-Whun Chung und Olivier Messiaen
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8. SYMPHONIEKONZERT
Herr Runnicles, Sie sind in Edinburgh gebo-
ren und kommen nun mit Elgar, Britten und 
Vaughan Williams nach Dresden – gibt es so 
etwas wie »britische Musik«?
Diese Frage stelle ich mir schon lange, 
und ich muss Ihnen sagen: Ich habe noch 
immer keine definitive Antwort. Letztlich 
benutzen alle die gleichen Töne, die glei-
che Tastatur, die gleichen Möglichkeiten. 
Was es sicherlich gibt, sind britische 
Komponisten, die durch eine nationale 
Tradition geprägt wurden. Wichtig ist da-
bei sicherlich die britische Kirchenmusik, 
etwa von Tallis oder Byrd. Man hört das 
bei Elgar, vor allem aber bei Vaughan Wil-
liams, dessen »Fantasie auf ein Thema von 
Thomas Tallis« wir ja spielen. Beide zitie-
ren auch gelegentlich gern britische Volks-
musik. Aber ist das deshalb gleich typisch 
englische Musik? Ich kann nur sagen, 
dass mir persönlich diese Musik durchaus 
englisch vorkommt. Aber wahrscheinlich 
auch, weil ich ebenfalls mit genau dieser 
Tradition aufgewachsen bin. 
Wir haben es ja auch nicht mit typischen 
Brexit-Komponisten zu tun: Britten ori-
entierte sich immer wieder gen USA. Sie 
spielen Elgars »In the South« über einen 
Familienurlaub in Italien. Es ist bekannt, 
dass seine Vorbilder Wagner und Strauss 
waren ...
… und doch sind wir einig, dass seine Mu-
sik eben anders klingt, dass er also einen 
eigenen Weg gefunden hat.
Vielleicht ist die Natur ein Schlüssel zur 
Antwort: Britten ließ sich von der schroffen 
Küste in Aldeburgh inspirieren, Elgar von 
den sanften Hügeln der Malvern Hills ...
... sicherlich, und Richard Strauss stieg 
für seine »Alpensinfonie« auf die Berge. 
Aber an dieser Stelle habe ich ein kleines 
Problem. Würden wir wirklich hören, dass 
es sich in Debussys »La Mer« um ein Meer 
handelt, wenn wir den Titel nicht kennen 
würden? Ich bezweifle das. Ebenso wie 
die »Sea interlude« von Britten: Natür-
lich, wenn wir die Handlung von »Peter 
Grimes« kennen, ist uns sofort klar, dass 
es um die schroffen Felsen geht, um die 
Brandung und die Gischt, dass wir nicht 
mehr sehen, wo der Himmel aufhört und 
das Meer beginnt. Aber wenn wir das 
nicht wüssten, könnten wir diese Musik 
nicht auch als Seelenlandschaft verste-
hen? Oder als etwas ganz anderes? Und 
vor allen Dingen: Können wir allein durch 
die Art, wie die Töne gesetzt sind, in der 
Musik den Atlantik vom Pazifik unterschei-
den? Sie sehen, ich bin sehr indifferent in 
dieser Frage.
Versuchen wir es einmal anders und dekli-
nieren die britische Musikgeschichte: Elgar 
wurde besonders durch Englands heim-
liche Hymne, »Pomp and Circumstance«, 
bekannt, war aber am Lebensende aus der 
Mode gekommen. Der neue Shooting-Star 
hieß Vaughan Williams. Was ist zwischen 
diesen beiden Generationen passiert?
Ich befürchte, dass in dieser Zeit eine ganze 
Welt und ein Weltbild zusammengebro-
chen ist. Elgar hat das viktorianische und 
imperialistische England gefeiert, er war 
eingefleischter Edwardianer, liebte seinen 
König und seine Nation über alles. Die Welt 
der Kriege in Südafrika und der Kolonia-
lismus waren für ihn schwer in Ordnung. 
Dann kam der Erste Weltkrieg und hat allen 
vor Augen geführt, dass die Welt nicht so 
stabil ist, wie viele glaubten. Elgar hat das 
zwar zur Kenntnis genommen, aber einfach 
weiter seine Musik geschrieben. Sicherlich 
hat er im langsamen Satz seiner zweiten 
Symphonie dem Ende einer Epoche, aus-
gelöst durch den Tod seines Königs, hinter-
hergetrauert. Danach aber hat er das Neue 
nie wirklich angenommen. Ganz anders 
der jüngere Vaughan Williams. Er hatte den 
Krieg hautnah miterlebt, seine Generation 
wusste, wie alte Werte untergehen, wie 
schrecklich die Menschen sein können – 
und sie haben auf diese Erfahrungen auch 
in ihrer Musik reagiert. Das hat die Ohren 
für die Moderne geöffnet. Vaughan Wil-
liams war in Paris, kannte Ravel, wusste um 
die Musik von Alban Berg. Bei ihm kommt 
es mir oft so vor – besonders in seiner vier-
ten und sechsten Symphonie –, dass er hier 
auch die Zerbrechlichkeit und gleichzeitig 
die Brutalität der Welt in Klang gesetzt hat.
 
Das bedeutet, dass die Geschichte eines 
Landes durchaus Einfluss auf seinen Sound-
track hat.
Donald Runnicles leitet die Staatskapelle im 8. Symphoniekonzert 
mit Werken britischer Komponisten. Ein Gespräch über den Klang 
der Insel in Zeiten des Brexit.
Natürlich, aber andere Nationen haben ja 
ähnliche Erfahrungen gesammelt. Und 
dennoch bleibt die Frage nach der nationa-
len Musik faszinierend. In den USA habe 
ich kürzlich ein wunderbares Buch mit 
dem Titel »The English and their History« 
gefunden. Es scheint, dass ausgerechnet 
die älteste Nation der Welt, dass England, 
irgendwie einen Minderwertigkeitskom-
plex hat. Einen derartigen Komplex erleben 
Sie in der Musik von Brahms, Wagner 
oder Strauss nicht, in den Werken vieler 
britischer Komponisten aber sehr wohl. 
Vielleicht ist dieser Komplex auch verant-
wortlich für den »britischen Humor«, mit 
dem wir unsere Ängste überspielen oder 
kleinlachen.
Sie Sind ebenfalls Brite – haben Sie diese 
Komplexe etwa auch?
Aber natürlich! Vielleicht hat das auch 
etwas mit der Rolle zu tun, die Kultur in 
unserem Land spielt. Elgar hatte diesen 
Komplex, weil er sich immer wieder fragte, 
ob seine Fähigkeiten als Autodidakt reichen 
würden, um sich zu behaupten. Bei Britten 
hören Sie diese Komplexe überall, ähnlich 
wie Schostakowitsch musste er immer 
wieder Filmmusik schreiben, um Geld zu 
verdienen. Und bei mir war das nicht an-
ders: Als ich Dirigent werden wollte, haben 
meine Eltern mich gewarnt. Sie dachten, 
das sei kein richtiger Beruf, drängten mich, 
doch lieber Lehrer zu werden. Wir haben in 
England zwar überall Laienorchester und 
Laienchöre, aber der Sprung ins professio-
nelle Musikleben ist äußerst schwierig. 
Den Unterschied zu Deutschland habe ich 
bei einer meiner ersten Stellen in Freiburg 
verstanden: In einer relativ keinen Stadt 
stand plötzliche die Kultur im Zentrum des 
öffentlichen Lebens. Das ist eine sehr große 
Errungenschaft und sorgt am Ende auch 
für ein gesundes Selbstbewusstsein unter 
den Künstlern. Das gibt es in diesem Maße 
in Großbritannien leider zu wenig.
Nun kommen wir der Sache nach der briti-
schen Musik langsam auf die Spur ...
Vielleicht ist es nur eine individuelle Sache. 
Manchmal entdecken wir unsere Heimat 
erst, wenn wir sie verlassen. Das ist Britten 
ebenfalls so gegangen: Als er mit seinem 
Freund Peter Pears in die USA ging, um 
sich dort vermutlich ein neues Leben auf-
zubauen, spürte er plötzlich aber auch 
Heimweh nach seiner Heimat und vor allem 
nach dem Fischerdorf Aldeburgh. Mir geht 
es ähnlich: Ich liebe zwar Europa, die USA, 
das Reisen, Berlin, möchte nicht unbedingt 
zurück nach Schottland – aber ich weiß, 
dass es da irgendetwas gibt, das mich spü-
ren lässt, dass ich da herkomme, dass ich 
da zu Hause bin.
Gibt es dieses »Zu-Hause-Gefühl« auch in 
der Musik? 
Ich kann schon sagen, dass ich bei man-
chen Werken das »Britische« höre. Und 
mehr noch, dass es Momente gibt, an de-
nen schon ein Akkord reicht, um mich in 
ganz andere Welten zu versetzen. Nehmen 
Sie den Beginn von Vaughan Williams’ Fan-
tasie, ein simpler G-Dur-Akkord. Ich höre 
den und bin sofort mitten in einer Kathe-
drale. Das funktioniert übrigens auch bei 
einer Komponistin wie Sofia Gubaidulina. 
Am Anfang ihres Stückes »Fachwerk« steht 
ein simpler F-Dur-Akkord, der mich sofort 
in ihren ureigenen Klang-Kosmos entführt. 
Dazu benutzt sie dieses typische, russische 
Volksinstrument, die Bajan – aber die Frage 
stellt sich auch hier: Ist ihre Musik allein 
deshalb »typisch russisch«?
Donnerstag, 2. März 2017, 20 Uhr
Freitag, 3. März 2017, 20 Uhr






»Four Sea Interludes« op. 33a 
aus »Peter Grimes«
Sofia Gubaidulina
»Fachwerk« für Bajan, Schlagzeug und 
Streichorchester
Ralph Vaughan Williams
Fantasie auf ein Thema von Thomas Tallis
Edward Elgar
»In the South« (Alassio), 
Konzert-Ouvertüre op. 50
Kostenlose Einführungen jeweils 45 Minuten 
vor Beginn im Opernkeller der Semperoper
»DAS KOMMT MIR
britisch VOR«
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PORTRÄTKONZERT GUBAIDULINA
 I
n der Probenpause geht Sofia Gubaidu-
lina durch die Reihen der Staatskapel-
le. Sie bleibt bei den Musikern stehen, 
zeigt etwas in den Noten, erklärt einen 
Klangeffekt, der noch hörbarer sein 
sollte, dann eine eindringliche Bitte um tie-
fe Empfindung: »Espressivo«, sagt sie und 
rollt das »r«, »mit Empfindung, mit Seele«. 
Gubaidulinas Ton ist stets freundlich, sanft, 
aber in der Sache weiß sie genau, was sie 
sich wünscht, wie jede Note, die sie erson-
nen hat, klingen soll. Ihre Werke schreibt 
die Komponistin zurückgezogen in einem 
Dorf bei Hamburg, sie lebt ohne E-Mail 
und ohne Handy, abgeschieden von der 
Welt. Ihre Klänge kommen aus der Selbst-
verständlichkeit des Inneren, aus anderen 
Sphären, aus der Stille. Unbeirrbar ist sie 
in den letzten Jahrzehnten ihren eigenen, 
individuellen Klangweg gegangen und so 
zur Meisterin eines spirituellen und hoch-
konzentrierten Klanges geworden. Sofia 
Gubaidulina gehört, weil sie eine ureigene 
Sprache gefunden hat, zu den wichtigsten 
Komponistinnen unserer Zeit. 
Wenn sie ihre norddeutsche Einsam-
keit einmal verlässt und in die Welt geht, 
genießt sie jedoch durchaus den musikali-
schen Austausch. Auch mit 85 Jahren will 
die Capell-Compositrice teilhaben, wenn 
ihre Werke geprobt werden, wenn die 
schwarzen Noten zu Klang werden – und 
das passiert in dieser Saison der Staatska-
pelle Dresden gleich mit 17 ihrer Werke. 
Eine Initiative aus dem Orchester 
Die Leidenschaft der Capell-Compositrice 
findet ihren Widerhall längst auch bei den 
Kapell-Musikern. Es war deren Idee, ein 
vollkommen neues Format zu erfinden: ein 
Porträtkonzert, in dem es darum geht, die 
unterschiedlichen Stationen einer Kompo-
nistenvita kennenzulernen, die Entwick-
lung einer musikalischen Sprache, darum, 
Querverweise zu Inspirationsquellen zu 
schaffen und vor allem auch darum, das 
Publikum an diesem Prozess teilhaben zu 
lassen. Das erste Konzert in diesem neuen 
Format, das von der Kammermusik der 
Staatskapelle organisiert wird, hat gleich 
zwei Pausen, in denen die Zuhörer in direk-
ten Kontakt mit der Komponistin und den 
mit Sofia 
Gubaidulina 
Musikern treten können, um Hörerlebnisse 
auszutauschen, Fragen zu stellen und ge-
meinsam über die Musik und ihre Bedeu-
tung zu sprechen. 
»Die Zusammenarbeit mit Sofia Gu-
baidulina ist für uns eine große Ehre, 
vor allem aber enorm bereichernd«, sagt 
Soloklarinettist Robert Oberaigner, einer 
der Initiatoren dieses Konzertes. »Für uns 
Musiker ist es großartig, die Möglichkeit 
zu haben, Werke einzustudieren und dabei 
Reaktionen vom Komponisten aus erster 
Hand zu bekommen. Das Besondere an So-
fia Gubaidulina ist, dass sie uns als Musiker 
versteht, dass wir ihre Leidenschaft spüren, 
ihre Menschlichkeit und ihre Begeisterung 
für die Umsetzung ihrer Ideen.« 
Über 30 Kapell-Musiker wirken an die-
sem Abend mit, in ganz unterschiedlichen 
Konstellationen und gemeinsam mit Gäs-
ten wie dem Bajanspieler Geir Draugsvoll. 
Die historisch bedeutsame Schlosskapelle, 
in der die Kapelle bereits im 16. Jahrhun-
dert unter Heinrich Schütz musizierte, 
bildet den intimen Rahmen für dieses be-
sondere Konzert. 
Porträt in drei Teilen 
»In unserem musikalischen Porträt von So-
fia Gubaidulina geht es uns darum, ihr Wir-
ken in drei Stationen vorzustellen«, erklärt 
Kapelldramaturg Tobias Niederschlag. Der 
Abend ist so aufgebaut, dass Gubaidulinas 
kompositorische Wurzeln in den 60er Jah-
ren, ihre Inspirationsquellen und ihr heu-
tiges Schaffen zu hören sein werden. Für 
Niederschlag gehört es zum Selbstverständ-
nis der Kapelle, diese Momente, in denen 
Musikgeschichte der Gegenwart greifbar 
wird, mit dem Publikum zu teilen. »Gerade 
wenn es um Neue Musik geht, ist es wich-
tig, sie nicht nur in den Raum zu stellen, 
sondern sie gemeinsam mit der Komponis-
tin und dem Publikum zu erobern – so wird 
Musik tatsächlich erlebbar.« 
So hat er mit den Musikern der Kapelle 
ein Programm zusammengestellt, das Sofia 
Gubaidulina durch ihre Musik präsentiert. 
Im ersten Teil führt es zu ihren Anfängen in 
der 1960er Jahren in der Sowjetunion. Gu-
baidulinas Stil war nicht parteikonform: zu 
gewagt, zu anders, zu eigensinnig. Allein 
ihr Förderer Dmitri Schostakowitsch er-
munterte die junge Komponistin, ganz sie 
selbst zu sein und unbeirrbar weiterzuma-
chen. Ein Ratschlag, den sich Gubaidulina 
zu Herzen genommen hat. Aus dieser frü-
hen Zeit stellt die Kapelle ihre Fünf Etüden 
op. 1 und das »Allegro rustico« vor, dazu 
das siebte Streichquartett von Schostako-
witsch, das er im gleichen Jahr komponier-
te wie das achte, das bekanntlich im nahen 
Gohrisch entstand. In diesem Teil des Kon-
zerts werden die Ursprünge von Gubaiduli-
Kammermusik der 
Sächsischen Staatskapelle Dresden
Samstag, 4.3.2017, 17 Uhr
Schlosskapelle des Dresdner Residenzschlosses
PORTRÄTKONZERT 
SOFIA GUBAIDULINA
Musiker der Sächsischen Staatskapelle Dresden
Geir Draugsvoll BAJAN
Sofia Gubaidulina
»Fünf Etüden« op. 1 für Harfe, Kontrabass und 
Schlagzeug [1965]
Dmitri Schostakowitsch
Streichquartett Nr. 7 fis-Moll op. 108 [1960]
Sofia Gubaidulina
»Allegro rustico« für Flöte und Klavier [1963]
»Duo Sonata« für 2 Fagotte [1977]
»Quasi hoquetus« für Viola, Fagott und Klavier [1984 
/ 1985 / 2008]
Johann Sebastian Bach
Aus »Die Kunst der Fuge« BWV 1080, Ausführung mit 
Streichquartett [1742-49]
Sofia Gubaidulina
»Garten von Freuden und Traurigkeiten« für Flöte, 
Harfe und Viola [1980 / 1993]
Anton Webern
Konzert für 9 Instrumente op. 24 [1934]
Sofia Gubaidulina
»Concordanza« für Kammerensemble [1971]
»Reflections on the theme B-A-C-H« für Streichquar-
tett [2002]
»Silenzio«, Fünf Stücke für Bajan, Violine und Violon-
cello [1991 / 2010]
»De profundis« für Bajan solo [1978]
Viktor Suslin
»Ton H« für Violoncello und Klavier [2001]
Sofia Gubaidulina
»So sei es« für Violine, Kontrabass, Klavier und 
Schlagzeug [2013]
Das Konzert hat zwei Pausen, in denen die 
Gelegenheit besteht, mit Sofia Gubaidulina und den 
Musikern der Staatskapelle Dresden ins Gespräch 
zu kommen. 
In einem Porträtkonzert in der Kapelle 
des Dresdner Residenzschlosses hat das 
Publikum die Möglichkeit, die Capell-
Compositrice und zahlreiche Musiker der 
Staatskapelle besser kennenzulernen: in 
einer Werkschau und in Pausengesprächen. 
na deutlich, ihre Suche nach neuen, freien 
Klängen – und der Umstand, dass sie mit 
dieser Musik in der damaligen Sowjetunion 
keine Heimat finden konnte. 
Im zweiten Teil geht es um die musika-
lischen Inspirationsquellen Gubaidulinas. 
Besonders wichtig ist ihr seit jeher das 
Schaffen Johann Sebastian Bachs und An-
ton Weberns. Deshalb erklingen Auszüge 
aus Bachs »Kunst der Fuge« in der Version 
für Streichquartett und Weberns »Konzert« 
für 9 Instrumente. Dem stehen Werke Gu-
baidulinas aus den 70er, 80er und 2000er 
Jahren gegenüber, unter anderem ihre »Re-
flektionen auf das Thema B-A-C-H«. 
Ein enger Komponistenfreund Gubai-
dulinas war ihr Landsmann Viktor Suslin. 
Ihm und seiner Familie folgte sie, als sie 
1992 in die Nähe von Hamburg zog. Sus-
lin beeinflusste das Schaffen der Capell-
Compositrice wie kein anderer Musiker, 
und sein Tod vor einigen Jahren war für sie 
nicht nur ein persönlicher, sondern auch 
ein künstlerischer Rückschlag, von dem sie 
sich lange nicht erholte. Für einige Zeit zog 
sie das Schweigen dem Klang vor und legte 
keine neue Komposition mehr vor. Im letz-
ten Konzertteil steht Viktor Suslins »Ton H« 
für Violoncello und Klavier im Mittelpunkt, 
und – quasi als Wiederhall – Gubaidulinas 
»De profundis«, das sie für das Bajan, eine 
Art Akkordeon, schrieb, und das von ihrem 
musikalischen Freund Geir Draugsvoll ge-
spielt wird. Den Abschluss des Porträtkon-
zerts macht Gubaidulinas »So sei es«, eines 
ihrer jüngsten Kammermusikwerke, das 
seine Uraufführung 2014 bei den Schosta-
kowitsch Tagen in Gohrisch feierte. 
»Dass Sofia Gubaidulina nach 
2014/2015 nun zum zweiten Mal Capell-
Compositrice ist, bedeutet uns sehr viel«, 
sagt Tobias Niederschlag. »Es ist großartig, 
eine so wichtige Komponistin in einer Zeit 
zu begleiten, in der sie sich die Freiheit 
erarbeitet hat, nur noch das zu schreiben, 
was ihr wirklich etwas bedeutet. Man 
spürt, dass sie noch so viel zu sagen hat 
und sich dabei auf das Wesentliche kon-
zentriert.« Das Wesentliche ihres Schaffens 
steht nun im Porträt-Konzert auf dem Pro-
gramm, in dem das Dresdner Publikum die 
Komponistin in einem besonders intimen 
Umfeld erleben kann: eine Zeitreise durch 
den Klang eines Komponistenlebens. 
INTIME 
BEGEGNUNGEN
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Tatsächlich erzählt Goebel, gemeinsam 
mit den Sängern Sophie Karthäuser, Anke 
Vondung, Lothar Odinius, Daniel Ochoa 
und Martin-Jan Nijhof, nun zwei historisch 
besondere Ereignisse. Am 25. Juni 1730 
wurde das 200-jährige Jubiläum der Augs-
burgischen Konfession gefeiert – Telemann 
tat das, indem er sein Oratorium »Holder 
Friede, heil’ger Glaube, dich zu küssen« 
vorstellte. Für den Protestanten, der in 
Leipzig, Eisenach, Frankfurt und zur Zeit 
des Oratoriums in Hamburg wirkte, ein 
einschneidendes Ereignis. Die Augsbur-
gische Konfession ist die grundlegende 
Bekenntnisschrift der lutherischen Kir-
che. Der deutsche Philosoph, Humanist 
und Theologe hat den Text auf Latein und 
Deutsch verfasst, der im Jahr 1530 auf dem 
Reichstag in Augsburg Kaiser Karl V. über-
geben wurde. Die Augsburgische Konfessi-
on besteht aus 28 Artikeln und behandelt in 
zwei Teilen den Glauben und die Lehre des 
Protestantismus und die von ihm beseitig-
ten Missbräuche der katholischen Kirche. 
Telemanns Oratorium ist somit ein doppel-
ter Blick in die Vergangenheit: Sein Meis-
terwerk zeigt, wie man im 18. Jahrhundert 
den Protestantismus und seine Ursprünge 
gefeiert hat. Ganz nebenbei erinnert Goe-
bel mit dieser Programmwahl auch an den 
250. Todestag Telemanns.
Ganz aktuell war die Komposition, die 
Georg Friedrich Händel 1743 in Angriff 
nahm. Mit seinem »Te Deum«, das in Eng-
lisch verfasst ist, feierte er den göttlichen 
Beistand in der Schlacht bei Dettingen, in 
der das österreichisch-britische Heer die 
französischen Truppen schlug. Das Ergeb-
nis des Kampfes war von großer Bedeu-
tung: Die Franzosen zogen sich wieder 
jenseits des Rheines zurück. Historisch 
ist außerdem bemerkenswert, dass es die 
letzte Schlacht war, an der ein britischer 
König persönlich teilnahm. Dem kämp-
fenden König Georg II. war Händels »Te 
Deum« gewidmet.
»Es ist faszinierend zu sehen, wie Kom-
ponisten derartige historische Anlässe 
nutzten, um sie durch Musik zu emotiona-
lisieren«, erklärt Goebel. »Natürlich waren 
viele dieser Aufträge auch ›Gelegenheits-
musiken‹, aber mir gefällt dieser Ausdruck 
nicht: Es waren eher Kompositionen mit 
einer ›Angelegenheit‹. Die Musiker hatten 
die Kunstfertigkeit, derartige Anlässe zu 
nutzen, um Musik zu komponieren, deren 
Effekte und Kraft uns auch heute noch be-
geistert.« Vor allen Dingen aber lässt uns 
diese Musik europäische Geschichte des 
Barock emotional und zutiefst leidenschaft-
lich erleben – als Klangerinnerung Europas.
Sonntag, 9. April 2017, 20 Uhr












»Holder Friede, heil’ger Glaube, dich zu 
küssen«, Oratorium zum 200. Jahrestag der 
Augsburgischen Konfession
Georg Friedrich Händel
»Dettinger Te Deum« HWV 283
Kostenlose Einführungen jeweils 45 Minuten 
vor Beginn im Opernkeller der Semperoper
Dresdner Kammerchor:
Spezialisten musikalischer Geschichtserzählung
Der Dresdner Kammerchor wird in 9. Sym-
phoniekonzert europäische Geschichte zum 
Klingen bringen. Darin hat das Ensemble große 
Erfahrung: Der Chor hat die erste Heinrich-
Schütz-Gesamteinspielung vorgelegt und schon 
immer die Geschichte Sachsens in den Vor-
dergrund seiner Arbeit gestellt. In der Ausein-
andersetzung mit Dresdner Komponisten wie 
Johann Adolf Hasse, Johann David Heinichen 
und Jan Dismas Zelenka hat der Kammerchor 
Musiker ins Zentrum gestellt, die auch für 
die Staatskapelle tätig waren und somit ein 
historisches Klangbild Dresdens entwickelt. 
Aber der Chor ist auch in der Gegenwart zu 
Hause, hat die A-cappella-Literatur des 19. und 
20. Jahrhunderts, etwa von Max Reger, Alf-
red Schnittke, Ernst Krenek, Olivier Messiaen 
oder Herman Berlinski belebt und widmet sich 
immer wieder der modernen und zeitgenössi-
schen Musik. Dabei arbeitet der Dresdner Kam-
merchor eng mit Künstlern wie René Jacobs, 
Sir Roger Norrington oder Herbert Blomstedt 
zusammen – und natürlich immer wieder mit 
der Sächsischen Staatskapelle. 
 D
er Dirigent Reinhard Goebel 
versteht Musik immer auch als 
Brücke von der Vergangenheit 
in unsere Gegenwart. Wenn er 
sich Werke von Georg Philipp 
Telemann oder Georg Friedrich Händel vor-
nimmt, sieht er nicht allein Noten, sondern 
immer auch ihre historische Bedeutung. 
Und mehr noch: Geschichte ist für Goebel 
nicht nur ein Konglomerat vergangener Epi-
soden und Ereignisse, sondern ein Zustand, 
an dem wir durch Vergleiche immer auch 
die Temperatur unserer Gegenwart ablesen 
können. »Schauen Sie«, sagt er, »bei Groß-
veranstaltungen spielen wir heute entweder 
Beethovens 9. Symphonie oder lassen ir-
gendeinen beliebigen internationalen Pop-
Star auftreten. Das war früher vollkommen 
anders: Jedes Fest bekam im Barock eigene 
Musik, und die stand in der Regel in der 
Tradition der jeweiligen Region und des 
Landes, für das sie geschrieben wurde. Vie-
le Komponisten haben sich darum gerissen, 
Werke für große historische Anlässe zu 
schreiben, um so ihrer Zeit einen eigenen 
Soundtrack zu geben.«
Zwei dieser europäischen Anlässe 
stehen an Palmsonntag nun im Zentrum 
des 9. Symphoniekonzerts der Staatska-
pelle: Telemanns »Holder Friede, heil’ger 
Glaube, dich zu küssen«, ein Oratorium 
zum 200. Jahrestag der Augsburgischen 
Konfession, und Georg Friedrich Händels 
»Dettinger Te Deum«, mit dem der öster-
reichisch-britische Sieg über Frankreich in 
der Schlacht von Dettingen gefeiert wurde.
Für historisch informierte Musiker wie 
Reinhard Goebel liegen in der Aufführung 
solcher Werke immer auch Informationen 
über die vergangene Tagespolitik ver-
borgen. »Heute lesen wir die Sächsische 
Zeitung, um zu wissen, was in Dresden los 
ist, die FAZ, um bundespolitische Einord-
nungen zu erfahren. Damals war auch die 
Musik ein Nachrichtenüberbringer, in dem 
es lokale und überregionale Dimensionen 
gab. Diese Musik ist für uns heute eine 
historische Quelle. Und es ist dabei oft viel 
spannender, selten gespielte Werke nach 
ihrer einstigen Wirkung zu befragen als 




Europa Reinhard Goebel nutzt die Musik des Barock als historische Quelle und lässt Telemann und Händel 
im 9. Symphoniekonzert über Reformation und 
Krieg erzählen.
Reinhard Goebel am Pult der Sächsischen Staatskapelle beim 
»Palmsonntagskonzert« 2016 in der Semperoper
9. SYMPHONIEKONZERT
König Georg II. während der Schlacht bei 
Dettingen; Gemälde von John Wootton
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OSTERFESTSPIELE SALZBURG
 D
ass die Staatskapelle Dresden 
seit 2013 Residenzorchester der 
Osterfestspiele Salzburg ist, 
zeigt, dass der Weg der Ge-
schichte zuweilen viele Kreise 
zieht, um irgendwann im Zentrum anzu-
kommen. Im Mittelpunkt dieser Kreise steht 
Herbert von Karajan. Vor 50 Jahren hat er 
die Osterfestspiele an der Salzach gegrün-
det, dem damals einzigen Ort, an dem sein 
Orchester, die Berliner Philharmoniker, als 
Opernorchester in einem Orchestergraben 
zu erleben waren. Gleichzeitig hat Karajan 
auch den jungen Christian Thielemann und 
dessen Gespür für Klang geprägt, und er 
pflegte eine regelmäßige Zusammenarbeit 
mit der Staatskapelle Dresden. Wenn die 
Staatskapelle unter Thielemann nun zu 
Ostern in Salzburg Karajans »Walküre«-
Produktion von 1967 rekonstruiert, ist das 
auch eine Hommage an die gemeinsamen 
Kreise, die die Dirigenten und das Orches-
ter miteinander gezogen haben. 
Salzburg war Karajans Heimat, noch 
heute lebt seine Witwe, Eliette von Karajan, 
im gemeinsamen Haus im nahen Anif. 1948 
dirigierte der Dirigent zum ersten Mal bei 
den Salzburger Sommerfestspielen, die er 
von 1956 bis 1960 künstlerisch leitete. 1960 
eröffnete er mit dem »Rosenkavalier« das 
neue Große Festspielhaus und prägte das 
Festival als Dirigent, Regisseur und Mit-
glied des Direktoriums bis 1988. Die Oster-
festspiele, die er 1967 gründete, leitete er 
bis zu seinem Tod im Jahre 1989. 
Dass die Dresdner hier heute zu Hause 
sind, hätte Karajan wahrscheinlich gefal-
len. Denn die Elbestadt und sein Orchester 
faszinierten den Dirigenten ein Leben lang. 
Vielleicht auch, weil eine persönliche Note 
mitgeschwungen hat – schließlich ging Ka-
rajans Adelstitel auf seinen Ur-Urgroßvater 
zurück, einen Chemnitzer Kaufmann, der 
1792 vom sächsischen Kurfürsten Friedrich 
August III. geadelt worden war. 
Ein Meilenstein: 
Karajans Dresdner »Meistersinger« 
Die wohl wichtigste Zusammenarbeit zwi-
schen der Staatskapelle und Herbert von 
Karajan gilt noch heute als Meilenstein 
der Musikgeschichte. Damals, im Dezem-
ber 1970, hatte der Dirigent die legendäre 
Dresdner »Meistersinger«-Aufnahme in 
Dresden abgeschlossen, die bis in die Ge-
genwart als Referenz-Einspielung gilt. Auch 
wegen der gesamtdeutschen Starbesetzung 
mit Theo Adam, Karl Ridderbusch, René 
Kollo, Helen Donath und Peter Schreier 
sowie den vereinten Chören der Staatsoper 
Dresden und des Leipziger Rundfunks. 
So erfolgreich diese Zusammenarbeit 
war, so lange stand sie in den Sternen. 
Immer wieder kreisten der Dirigent und 
das Orchester umeinander. Karajan war 
schließlich den Berliner und den Wiener 
Philharmonikern verbunden – für ein 
»Gast orchester«, zudem im deutschen Os-
ten, schien weder Zeit noch Raum zu sein. 
Es war sein damaliger Produzent bei der 
Plattenfirma EMI, dem es gelang, Karajan 
zu einer Reise an die Elbe zu bewegen. Die 
Dresdner Staatskapelle, Wagners einstige 
»Wunderharfe«, begeisterte den Maestro 
sofort. Auch deshalb, weil die »Meister-
singer« zum Hausrepertoire der Kapelle 
gehörten. In nur 13 Sitzungen (anstelle der 
geplanten 21) war die Aufnahme »im Kas-
ten«. Karajan schwärmte von der Zusam-
menarbeit als einem »Glücksfall«. Wie nur 
wenige andere Dirigenten verstand es der 
berühmte »Klangmagier«, dem Orchester 
seinen über Generationen gewachsenen, 
einzigartigen Wagner-Klang zu entlocken. 
Am Ende der Aufnahme sprach Herbert 
von Karajan vor den Musikern. »Ich bin 
hierher gekommen und habe gedacht, ich 
mache eine Aufnahme. Vom ersten Tag an, 
von der ersten Sekunde ab, war’s eben et-
was ganz anderes. Ich habe mich bei Ihnen 
verstanden gefühlt wie selten irgendwo, 
wahrscheinlich, weil wir doch alle aus der 
gleichen Tradition kommen – und die wol-
len wir hochhalten.« Um die Zusammen-
arbeit ranken sich viele Legenden, etwa 
diejenige, dass Karajan, der die Ruhe lieb-
te, im Hotel Newa gleich eine ganze Etage 
mietete. Bei seiner Ansprache vor der Ka-
pelle prägte er schließlich auch den Begriff 
vom »Glanz von altem Gold«, an den ihn der 
Klang der Kapelle erinnere. Und zum Ab-
schluss fand er die bewegenden Worte: »Es 
gibt in Dresden viele zerstörte Monumente, 
aber Sie sind ein lebendes Monument – bit-
te bleiben Sie so!« 
Die erste Zusammenarbeit: 
1965 in Salzburg 
Erste Berührungspunkte zwischen Karajan 
und der Staatskapelle gehen in das Kriegs-
jahr 1943 zurück. Damals bemühte sich 
der 35-Jährige, der an der Berliner Staats-
oper bereits aufsehenerregende Erfolge 
feierte, um die Nachfolge Karl Böhms als 
Generalmusikdirektor der Dresdner Oper. 
Auch, weil er sich den Dresdner Hausgöt-
tern Wagner und Strauss verbunden fühlte. 
»Ich wollte erproben, was ich allein aus 
einem großen Opernhaus vom Rang und 
der Kapazität der Dresdner Oper heraus-
holen könne«, erinnerte er sich später in 
seinem autobiografischen Lebensbericht. 
Es entbrannte allerdings ein heftiger 
Machtkampf zwischen ihm und seinem 
Rivalen Karl Elmendorff, den letzterer ge-
wann. Obwohl Elmendorff den Posten nach 
Kriegsende wieder räumen musste, kam 
es – nicht zuletzt durch den einsetzenden 
»Kalten Krieg« – erst in den 60er Jahren 
zur ersten Begegnung Karajans mit der 
Kapelle. Und wieder spielte Salzburg eine 
wesentliche Rolle. 
1961 hörte er, inzwischen Chef der 
Berliner Philharmoniker, die Dresdner 
Staatskapelle unter Franz Konwitschny 
bei einem Gastkonzert im Rahmen der 
Salzburger Festspiele und löste mit sei-
nem »Bravo« in der ersten Rangreihe nach 
einer Aufführung von Strauss’ »Sinfonia 
domestica« einen wahren Begeisterungs-
sturm aus. Die Begeisterung hielt an: Vier 
Jahre später, im Sommer 1965, lud Kara-
jan die Dresdner erneut zu einer mehrwö-
chigen Residenz an die Salzach ein – und 
übernahm dabei die Leitung eines ersten 
gemeinsamen Konzertes mit Werken von 
Tschaikowsky und Dvořák. 
Wenn die Sächsische Staatskapelle 
Dresden und Christian Thielemann nun in 
Salzburg an Karajans erste Opernauffüh-
rung bei den Osterfestspielen erinnern, 
ist das eine logische Konsequenz aus der 
Vergangenheit. Vera Nemirova wird die 
»Walküre« von 1967 als Re-Kreation der 
Karajan-Inszenierung in Szene setzen – in 
den nachgebauten originalen Bühnenbil-
dern von Günter Schneider-Siemssen. 
Für Christian Thielemann ist sein Vor-
gänger bei den Osterfestspielen Salzburg 
noch heute eine Referenz. »Was Karajan 
mit den Osterfestspielen geschaffen hat«, 
sagt er, »bleibt für immer bestehen. Sei-
ne Musik und sein Werk sind auch heute 
noch so kraftvoll und aktuell wie vor 50 
Jahren – auch deshalb haben wir uns ent-
schlossen, seine ›Walküre‹ zu rekonstruie-
ren. Es ist ein Beispiel für die Nachhaltig-
keit großer Musik.« 
Die Osterfestspiele schauen bei ihrem 
50. Jubiläum zurück auf viele Gemeinsam-
keiten zwischen Salzburg und Dresden, auf 
Bahnen, die Karajan, Thielemann und die 
Kapelle miteinander verbinden – und ent-
wickeln aus diesem Bewusstsein gleichsam 
die Zukunft. 
Axel Brüggemann, Tobias Niederschlag
1967 
Gründung der Osterfestspiele Salzburg 
durch Herbert von Karajan. Eröffnet 
werden sie mit der »Walküre« von Ri-
chard Wagner. Neben Karajan wurde ein 
Gastdirigent eingeladen. 
1985
Die legendäre Aufführung der »Car-
men« von Georges Bizet geht im Großen 
Festspielhaus über die Bühne – mit José 
Carreras und Agnes Baltsa. 
1990
Nach dem Tod Karajans folgt ein zwei-
jähriges Interregnum: Kurt Masur 
dirigiert »Fidelio« und Bernard Haitink 
1991 »Le nozze die Figaro«. 
1992 
Sir Georg Solti leitet Strauss’ »Die Frau 
ohne Schatten« (Regie: Götz Friedrich) 
und im Folgejahr »Falstaff« von Giusep-
pe Verdi (Regie: Luca Ronconi). 
1994 
Claudio Abbado, seit 1989 Chefdirigent 
der Berliner Philharmoniker, übernimmt 
1994 auch die Leitung der Osterfestspie-
le und gründet die Kammermusikreihe 
»Kontrapunkte«. Abbado dirigiert Mus-
sorgskis »Boris Godunow« (Regie: Her-
bert Wernicke). 
2003 
Sir Simon Rattle gibt als Nachfolger von 
Claudi Abbado seinen Einstand bei den 
Osterfestspielen in einer »Fidelio«-Insze-
nierung von Nikolaus Lehnhoff. 
2013 
Die Sächsische Staatskapelle Dresden 
wird neues Residenz-Orchester der 
Osterfestspiele. Christian Thielemann 
beginnt seine Salzburger Tätigkeit mit 
einer gefeierten Aufführung des »Parsi-
fal« (Regie: Michael Schulz).
2015 
Der Komponist, Dirigent und Musik-
manager Peter Ruzicka wird geschäfts-
führender Intendant und folgt damit auf 
Peter Alward. 
2017 
Zum 50-jährigen Jubiläum erinnert die 
Sächsische Staatskapelle gemeinsam mit 
Christian Thielemann an den Beginn der 
Osterfestspiele Salzburg: Vera Nemirova 
setzt »Die Walküre« als Re-Kreation der 
Karajan-Inszenierung von 1967 in Szene.
Wenn Christian Thielemann und die Staatskapelle im 
Jubiläumsjahr der Osterfestspiele Salzburg die »Walküre« 
aufführen, erinnern sie damit auch an Herbert von Karajan 
und an eine ganz besondere Beziehung zu Dresden. 
Berlin – Dresden – Salzburg:
KARAJANS ERBE
Eine kleine Geschichte 
der Osterfestspiele 
14 SAISON 2016 / 2017 15 SAISON 2016 / 2017
 S
ie ist endlich fertig – und: Sie 
klingt gut. »Die Elbphilharmonie 
ist ein Weltklasse-Saal«, sagte 
Christian Thielemann nach dem 
Konzert mit der Staatskapelle in 
Hamburg. Die Kapelle war eines der ersten 
Orchester, das den neuen Klang-Tempel der 
Architekten Herzog und de Meuron an der 
Elbe bespielen durfte. 
Das tat sie mit einem bejubelten Konzert, 
in dem die Dresdner ihren ehemaligen Ka-
pell-Chef Richard Wagner ins Zentrum des 
Programms stellten: Mit dem ersten Auf-
zug der »Walküre« und Auszügen aus der 
»Götterdämmerung« begeisterten Christian 
Thielemann und die Sächsische Staats-
kapelle das Publikum. Die Solisten Anja 
Kampe (Sieglinde / Brünnhilde), Stephen 
Gould (Siegmund) und Georg Zeppenfeld 
(Hunding) wurden ebenso gefeiert. 
Begeistert waren auch die Musiker vom 
neuen Saal. Christian Thielemann findet: 
»Die Hamburger Akustik passt zu uns.« 
Bekanntlich verzeiht die Architektur der 
Elbphilharmonie keine Fehler – sie trans-
portiert den genauen und detaillierten 
Kapell-Klang perfekt. Die Musiklandschaft 





Die Staatskapelle und 
Christian Thielemann 
gehörten zu den ersten 
Gästen der Hamburger 
Elbphilharmonie.
16 SAISON 2016 / 2017 17 SAISON 2016 / 2017
Gemeinsam mit der 
Staats kapelle hat der 
Dirigent Omer Meir Wellber 
in den da Ponte-Opern einen 
eigenen, neuen Mozart-
Sound entwickelt. 
Es geht um Freiheit und 
Vertrauen – beides wird 
in den Sonderkonzerten 
der Staatskapelle im Rahmen 
der Mozart-Tage der 
Semperoper zu hören sein.
Freitag, 21. April 2017, 19 Uhr
Samstag, 22. April 2017, 11 Uhr
Semperoper Dresden
SONDERKONZERT IM 
RAHMEN DER MOZART-TAGE 
DER SEMPEROPER
Omer Meir Wellber DIRIGENT
Kit Armstrong KLAVIER
Wolfgang Amadeus Mozart
Symphonie Es-Dur KV 16
Klavierkonzert G-Dur KV 453
Alfred Schnittke
»Moz-Art à la Haydn«
Wolfgang Amadeus Mozart
Symphonie g-Moll KV 183
Es kann also passieren, dass der reale 
Klang alle theoretischen Konzepte über 
Bord wirft. Manchmal nur in Nuancen, 
wenn man sich etwa eine Stelle in einer 
Oboenfärbung vorgestellt hat und merkt, 
dass eine Klarinettenfärbung viel besser 
passt. Aber das ist das sind die Augenbli-
cke, in denen Musik wirklich einfach »pas-
siert«. In diesem Sinne lehrt uns die Musik, 
dass wir uns zwar alles vorstellen können, 
die Realität uns aber etwas ganz anderes 
hören lässt.
Dafür ist ein Vertrauen nötig und ein gemein-
samer langer Weg. Wird Mozart oft viel zu 
leicht genommen?
Ich befürchte schon. Mittelgroße Häuser ha-
ben mit immer wieder »Le nozze di Figaro« 
angeboten, weil es sich eingebürgert hat, 
dass diese Oper etwas für junge Leute sei. 
Ich halte das für totalen Quatsch! Für mich 
sind »Figaro« oder »Don Giovanni« große 
Opern mit unendlicher Tiefe. Die kann man 
nicht mal eben so einstudieren. Deshalb 
war es mir in Dresden auch immer wichtig, 
bei jeder Probe dabei zu sein – von Anfang 
bis Ende. Als mir die Staatskapelle nach 
unserer gemeinsamen »Daphne« den da 
Ponte-Zyklus anbot, wusste ich: Das ist eine 
große Chance. Weil es hier wirklich um eine 
gemeinsame musikalische Annäherung an 
Mozart geht – um einen gemeinsamen Weg.
Wenn Sie nun Mozarts Symphonien und ein 
Klavierkonzert dirigieren, gehen Sie diese 
Werke aus dem Wissen um Mozarts Opern 
an? 
Ich glaube tatsächlich, dass die Opern auch 
ein Schlüssel für Mozarts Symphonien und 
Konzerte sind. Allein, was den Gebrauch 
von Tonarten betrifft, gibt es in den Opern 
viel zu entdecken. Wer sagt, dass Mozart 
bestimmte Tonarten verwendet hat, weil 
die Arien dann besser zu einer bestimmten 
Stimme passen, irrt. In seinen Opern sehen 
wir ganz genau, dass er die Tonarten sehr 
bewusst wählt, dass er E-Dur dem Weib-
lichen zuordnet, dass C-Dur immer eine 
ganz besondere Aussage hat, dass d-Moll 
bei ihm immer für das Bedrohliche steht. 
Nicht zu vergessen, dass der Opernkompo-
nist Mozart sich immer über den Atem im 
Klaren war. Und: Mozart hat keine einzige 
Phrase einfach so geschrieben, es gibt bei 
ihm kein »Blabla«, jedes Wort bekommt 
bei ihm durch einen bestimmten musikali-
schen Mikrokosmos, und sei es durch einen 
noch so versteckten Sextakkord, Gewicht, 
Doppeldeutigkeit, Ironie und Bedeutung. 
Das kann man in der Oper studieren und in 
seinen Konzerten ebenso nachvollziehen.
Mozart ist ein Meister der Offenheit. Wie 
genau definieren Sie die Offenheit? 
Es geht mir darum, Mozart bloß nicht wie 
in einem Museum erklingen zu lassen. Mir 
schwebt immer ein Mozart vor, der auch 
heute auf der Straße stattfinden könnte. 
Wir leben im Zeitalter der Digitalisierung, 
und es ist jede Interpretation zu jeder Zeit 
zugängig. Es muss also gerade heute dar-
um gehen, etwas Neues, Individuelles und 
Wahrhaftiges zu finden. Ich glaube, dass 
der großartige René Jacobs mit seiner his-
torisch informierten Spielart damals etwas 
losgetreten hat, das uns alle begeistert hat. 
Sein Mozart war historisch klug und den-
noch absolut modern. Heute können wir 
Jacobs natürlich nicht einfach imitieren, 
aber wir können von seinem Enthusiasmus 
lernen, müssen seinen Einfluss auf die 
Mozart-Interpretation verstehen und ihn 
als das nehmen, was er ist: als Einfluss auf 
unseren eigenen Zugang. Ich halte nichts 
von Dogmen, und gerade Mozarts Musik 
ist antidogmatisch. Sie fordert das Wis-
sen und die Flexibilität – die Offenheit im 
Spiel. Und ich freue mich schon heute dar-
auf, dass ausgerechnet Kit Armstrong mit 
uns das G-Dur-Klavierkonzert interpretie-
ren wird, denn auch er ist ein spielerischer 
Freigeist.
Ist es vielleicht das, was Mozarts Musik auch 
heute so modern macht? Mozarts Offenheit 
in einer Zeit, in der wir denken, alles unter 
Kontrolle zu haben? 
Sicher ist, dass seine Musik atmet, dass sie 
organisch ist, dass sie tatsächlich gespielt 
werden muss. Sie ist so frei und freigeis-
tig, dass sie sich nicht einsperren lässt. 
Mir gefällt das Wort vom »Musikspielen«. 
Gerade bei Mozart ist der spielerische 
Moment entscheidend, der Spaß an seiner 
Musik und der freie Umgang mit ihr. Das 
ist ein Grund, warum wir neben den beiden 
Symphonien und dem Klavierkonzert im 
Sonderkonzert auch Schnittkes Werk »Moz-
Art à la Haydn« im Programm haben. Auch 
Schnittke spielt mit Mozarts und seinen 
Motiven, hantiert frei mit ihnen. Ich glaube, 
so wie Schnittke sich beim Komponieren 
gefühlt hat, fühlen wir uns in jedem Mo-
ment, wenn wir Mozart interpretieren: im 
Zustand der lustvollen Freude der Freiheit.
Dabei war Mozart nie ein Revolutionär wie 
Beethoven, er hat die traditionelle Form im-
mer respektiert und die Freiheit nur in der 
bestehenden Form gesucht.
Das sagt man immer so, aber ich zweifle 
daran. Nehmen Sie Opern wie »Le nozze 
di Figaro«. Da ging es auch um die morali-
schen Regeln am Hof, und Mozart hat sei-
ner Zeit die Maske aus dem Gesicht geris-
sen. Das war nicht wirklich nach höfischer 




Herr Wellber, gemeinsam mit der Staatska-
pelle haben Sie den da Ponte-Zyklus an der 
Semperoper mit den drei großen Mozart-
Opern »Così fan tutte«, »Figaros Hochzeit« 
und »Don Giovanni« in Angriff genommen. 
Im April dirigieren Sie am Pult der Staatska-
pelle ebenfalls Werke von Mozart: zwei Sym-
phonien und ein Klavierkonzert. Fühlen Sie 
sich mit der Kapelle so langsam als Mozart-
Experte?
Das, was in unserer Zusammenarbeit 
passiert ist, ist sehr besonders. Ich weiß 
noch, als ich zum ersten Mal nach Dresden 
kam, da hatte ich ein ziemlich genaues Bild 
im Kopf, was Mozart für mich bedeuten 
könnte. Aber inzwischen sind wir gemein-
sam ganz wo anders angekommen. Man 
könnte sagen, dass die Kapelle und ich eine 
eigene Mozart-Tradition entwickelt haben …
Können Sie konkretisieren, was genau in der 
Zusammenarbeit passiert ist?
Manchmal sind es ja ganz profane Dinge, 
an denen man ablesen kann, wie Vertrauen 
wächst: Als ich das erste Mal kam, saßen 
die Musiker da und waren bereit, gemein-
sam mit mir einen neuen Mozart-Weg zu 
finden. Wenn wir über etwas gesprochen 
haben, über einen Übergang oder über eine 
Phrasierung, haben sofort alle ihre Blei-
stifte gezückt und die Dinge in die Noten 
geschrieben. Heute ist das vollkommen an-
ders. Wir haben festgestellt, dass die Frei-
heit der eigentliche Schlüssel zu Mozart 
ist, das Vertrauen auf den Moment und das 
Vertrauen in die gemeinsame Philosophie. 
Es geht nicht unbedingt darum, etwas im 
Vorfeld bis ins Detail zu planen und aufzu-
schreiben, sondern darum, einander zuzu-
hören, um im Augenblick der Aufführung 
aufeinander reagieren zu können. Diese 
Freiheit schenkt Mozart uns – und vielleicht 
erwartet er sie sogar.
Das hört sich fast willkürlich an.
Im Gegenteil! Mozart lehrt uns die Offen-
heit. Das, was er zu sagen hat, findet meist 
nicht in den Noten selber statt, sondern 
irgendwo dazwischen, im gemeinsamen 
Atmen, in der Frage, wie wir von einem 
Ton zum nächsten kommen, wie wir uns 
gemeinsam von einer Phrase zur anderen 
bewegen. Das Besondere an der Kapelle ist, 
dass sie einfach alles kann! Dass an jedem 
Pult Experten sitzen, die genau wissen, 
was sie tun. Man kommt als junger Dirigent 
und weiß genau: Diese Musiker kennen die 
da Ponte-Opern aus dem Eff-Eff, spielen 
sie vielleicht 20 oder 30 Mal im Jahr. Das 
Besondere an der Kapelle ist, dass jeder 
Musiker von der ersten Probe an bereit ist, 
gemeinsam einen vollkommen neuen Weg 
zu finden, einen Weg, der nichts mit der 
alten Routine zu tun hat. 
Was ja die Interpretation klassischer Werke 
ausmacht: Das ewig Neue im ewig Gleichen 
zu finden …
Das ist das Aufregende an unserem Beruf. 
Egal, was ich mir beim Partitur-Studium 
vorstelle: Am Ende zählt der Moment, in 
dem die Vorstellung gemeinsam mit dem 
Orchester zum Klang wird – und alle müs-
sen dabei so frei sein, das Gelernte und 




Omer Meir Wellber / 
Inge Kloepfer
Mozart ist für die Ewigkeit …
Drei Mal laufen sich Wolfgang Amade-
us Mozart und der italienische Dichter 
Lorenzo da Ponte in den 80er Jahren des 
18. Jahrhunderts in Wien über den Weg. 
Ihre Zusammenarbeit gibt der Opern-
geschichte eine neue Wendung. Mitrei-
ßend und fantasievoll erzählt Omer Meir 
Wellber in seinem Buch, wie er diese 
beiden unkonventionellen Freigeister in 
»Don Giovanni«, »Die Hochzeit des Figa-
ro« und »Così fan tutte« ganz neu erlebt 
und wie ihn ihre Werke zum Nachden-
ken über sein eigenes Leben bringen: 
Mozart mit seiner aufwühlenden, raffi-
niert doppelbödigen Musik und da Ponte 
mit erschreckend scharfsichtigen Be-
obachtungen menschlicher Schwächen. 
Einer der aufregendsten Nachwuchsdi-
rigenten der Gegenwart stellt Fragen, 
die das Zeug haben, das Erleben dieser 
Opern zu verändern.
Erscheinungstermin: 23. Februar 2017
Preis: 14 € 
ISBN: 13978-3-7110-0131-3
INTERNATIONALE SCHOSTAKOWITSCH TAGE 2017 
19 SAISON 2016 / 201718 SAISON 2016 / 2017
KonzertvorschauDie Konzerte der Staatskapelle von Februar bis April
Montag, 13.2.2017, 20 Uhr
Dienstag, 14.2.2017, 20 Uhr
Semperoper Dresden
7. SYMPHONIEKONZERT
Zum Gedenken an die Zerstörung 

















Streichquartett e-Moll op. 59 Nr. 2
Arnold Schönberg
Streichquartett Nr. 2 fis-Moll op. 10
Donnerstag, 2.3.2017, 20 Uhr
Freitag, 3.3.2017, 20 Uhr






»Four Sea Interludes« op. 33a aus 
»Peter Grimes«
Sofia Gubaidulina
»Fachwerk« für Bajan, 
Schlagzeug und Streichorchester
Ralph Vaughan Williams
Fantasie auf ein Thema von 
Thomas Tallis
Edward Elgar
»In the South« (Alassio), 
Konzert-Ouvertüre op. 50
Kostenlose Einführungen jeweils 
45 Minuten vor Konzertbeginn im 
Opernkeller der Semperoper
Samstag, 4.3.2017, 11 & 15 Uhr
Sonntag, 5.3.2017, 11 & 15 Uhr
Montag, 6.3.2017, 9.30 & 11.30 Uhr
Semper Zwei
KAPELLE FÜR KIDS:















»Fünf Etüden« op. 1 für Harfe, 
Kontrabass und Schlagzeug [1965]
Dmitri Schostakowitsch
Streichquartett Nr. 7 fis-Moll op. 108 
[1960]
Sofia Gubaidulina
»Allegro rustico« für Flöte und 
Klavier [1963]
»Duo Sonata« für 2 Fagotte [1977]
»Quasi hoquetus« für Viola, Fagott 
und Klavier [1984 / 1985 / 2008]
Johann Sebastian Bach
Aus »Die Kunst der Fuge« 
BWV 1080, Ausführung mit 
Streichquartett [1742-49]
Sofia Gubaidulina
»Garten von Freuden und 
Traurigkeiten« für Flöte, Harfe und 
Viola [1980 / 1993]
Anton Webern





»Reflections on the theme B-A-C-H« 
für Streichquartett [2002]
»Silenzio«, Fünf Stücke für Bajan, 
Violine und Violoncello [1991 / 2010]
»De profundis« für Bajan solo [1978]
Viktor Suslin
»Ton H« für Violoncello und Klavier 
[2001]
Sofia Gubaidulina
»So sei es« für Violine, Kontrabass, 
Klavier und Schlagzeug [2013]
 





»Pièce romantique« für Flöte, 
Violoncello und Klavier
Jean Françaix
Trio für Flöte, Violoncello 
und Klavier
Felix Mendelssohn Bartholdy
Trio c-Moll op. 66 für Klavier, 






















Chor des Bayerischen Rundfunks 
Wiener Singverein
Detailliertes Programm auf 
www.osterfestspiele-salzburg.at
 
Sonntag, 9.4.2017, 20 Uhr












»Holder Friede, heil’ger Glaube, 
dich zu küssen«, Oratorium zum 
200. Jahrestag der Augsburgischen 
Konfession
Georg Friedrich Händel
»Dettinger Te Deum« HWV 283
Kostenlose Einführungen jeweils 
45 Minuten vor Konzertbeginn im 
Opernkeller der Semperoper
Freitag, 21.4.2017, 19 Uhr





Omer Meir Wellber DIRIGENT
Kit Armstrong KLAVIER
Wolfgang Amadeus Mozart
Symphonie Es-Dur KV 16
Klavierkonzert G-Dur KV 453
Alfred Schnittke
»Moz-Art à la Haydn«
Wolfgang Amadeus Mozart









Bei den Internationalen Schostakowitsch Tagen 
in Gohrisch trifft der Namensgeber in diesem 
Jahr auf zwei Komponisten, die er gefördert hat: 
Sofia Gubaidulina und Mieczysław Weinberg. 
 A
ls Dmitri Schostakowitsch 
1960 nach Dresden reiste, 
sollte er gemeinsam mit dem 
Regisseur Lew Arnstam den 
russischen Propagandafilm 
»Fünf Tage – Fünf Nächte« entwickeln – ein 
Nachkriegsdrama über die Evakuierung 
der Dresdner Kunstschätze durch die Rote 
Armee nach Moskau. Tatsächlich nutzte der 
Komponist den Aufenthalt in Deutschland 
auch, um eines seiner intimsten Werke 
zu schreiben, eine innere Psychologie 
zwischen Weltwirren und privaten Asso-
ziationen. »Gewohnt habe ich in Gohrisch«, 
berichtete er damals seinem Freund Isaak 
Glikman, »nahe dem Städtchen Königstein, 
40 Kilometer von Dresden entfernt. Die Ge-
gend ist unerhört schön. Übrigens gehört 
sich das für sie auch so: Die Gegend nennt 
sich ›Sächsische Schweiz‹. Die schöpferi-
schen Arbeitsbedingungen haben sich ge-
lohnt: Ich habe dort mein 8. Streichquartett 
komponiert.« 
Erstes Sonderkonzert der 
Staatskapelle in der Semperoper 
Seit 2010 hat sich genau an diesem Ort 
das nach wie vor einzige Schostakowitsch-
Festival der Welt etabliert. An drei Tagen 
im Jahr wird der Luftkurort zum Mekka der 
Schostakowitsch-Gemeinde. In enger Zu-
sammenarbeit mit der Sächsischen Staats-
kapelle Dresden versammeln die Internatio-
nalen Schostakowitsch Tage Gohrisch re-
gelmäßig Musiker, die am Werk des großen 
russischen Komponisten arbeiten, stellen 
die Musik Schostakowitschs anderen Kom-
ponisten gegenüber und verwandeln den 
Kurort zum großen Klanglaboratorium. 
Der beständig gewachsene Stellenwert 
des Festivals zeigt sich nicht nur an den 
wachsenden Besucherzahlen – im letzten 
Jahr fanden mehr als 3.000 Musikbegeis-
terte den Weg in die Sächsische Schweiz –, 
sondern auch daran, dass die Sächsische 
Staatskapelle die Schostakowitsch Tage in 
diesem Jahr mit einem Sonderkonzert in 
der Semperoper einläutet: Am Vorabend 
des Festivals (22. Juni 2017) wird die Diri-
gentenlegende Gennady Rozhdestvensky, 
der Gohrischer Schostakowitsch-Preisträ-
ger von 2016, ans Pult der Staatskapelle 
treten und den Komponisten feiern. 
An den folgenden Tagen geht es weiter 
im idyllischen Luftkurort. In Gohrisch ste-
hen neben Schostakowitsch dann die Kom-
ponisten Mieczysław Weinberg und Sofia 
Gubaidulina im Vordergrund. Dabei wird 
es viel Neues zu hören geben, unter ande-
rem vier Uraufführungen – darunter sogar 
eine von Schostakowitsch! 
Komponisten im Fokus: Mieczysław 
Weinberg und Sofia Gubaidulina 
Das umfangreiche Oeuvre des polnischen 
Komponisten Mieczysław Weinberg 
(1919-1996) wird erst seit wenigen Jahren 
entdeckt. Weinbergs Biografie ist – ähn-
lich wie die von Schostakowitsch – durch 
schwere Schicksalsschläge gekennzeich-
net, von der Vertreibung durch die Natio-
nalsozialisten und von antisemitischer 
Hetze in der Sowjetunion. All das verar-
beitete er in seiner Musik, die von Tragik, 
aber auch sublimiertem Humor geprägt 
ist. Schostakowitsch und Weinberg haben 
sich gegenseitig bewundert und waren 
befreundet. Bereits 2012 wurde Weinberg 




In Kooperation mit der 
Sächsischen Staatskapelle Dresden
Mit Thomas Sanderling, Alexander Melnikov, 
Dmitri Sitkovetsky, Viktoria Postnikova, 
Linus Roth, Elisaveta Blumina, 
dem Raschèr Saxophone Quartet, 
der Sächsischen Staatskapelle Dresden u.v.a.
Genauere Informationen ab 16. Februar 2017 unter 
www.schostakowitsch-tage.de 
Karten in der Schinkelwache am Theaterplatz 
und in der Touristinformation Gohrisch, 
Telefon 035021 66166 
Tickets in der Schinkelwache 
am Theaterplatz 
Telefon (0351) 4911 705  
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in Gohrisch mit einem Programmschwer-
punkt gewürdigt. Parallel zum diesjährigen 
Festival gelangt auch sein erst postum ur-
aufgeführtes musiktheatralisches Meister-
werk »Die Passagierin« in der Semperoper 
zur Dresdner Premiere. 
Die Karriere der Komponistin Sofia Gu-
baidulina (geboren 1931) wurde ebenfalls 
von Schostakowitsch beeinflusst – er selber 
bestärkte die damalige Studentin darin, ih-
ren eigenen Weg zu gehen, ganz »sie selbst 
zu sein«. Dieser Anspruch ist in ihrer kon-
zentrierten und spirituellen Musiksprache 
bis heute erkennbar. In Gohrisch wurde der 
Komponistin, die in der Saison 2016/2017 
bereits zum zweiten Mal als Capell-Com-
positrice der Sächsischen Staatskapelle 
amtiert, schon 2014 ein Schwerpunkt 
gewidmet. In diesem Jahr wird die inzwi-
schen 85-Jährige, die als eine der größten 
lebenden Tonsetzerinnen gilt, erneut in der 
Sächsischen Schweiz erwartet. 
Das Schostakowitsch-Festival in 
Gohrisch wächst und gewinnt weiter an Be-
deutung. An wohl kaum einem anderen Ort 
wird so fachkundig, leidenschaftlich und 
überraschend am Erbe des Komponisten 
gearbeitet wie in jenem Luftkurort, in dem 
sich Schostakowitsch selber so wohl fühlte. 
Ein Laboratorium des Klanges für Experten 
und jeden, der dem Kosmos von Schostako-
witschs Klang auf den Grund gehen will.
20 SAISON 2016 / 2017 21 SAISON 2016 / 2017
Ferruccio Busoni
DOKTOR FAUST
Dichtung für Musik in zwei Vorspielen, 
einem Zwischenspiel und drei Hauptbildern
nach Skizzen des Komponisten ergänzt und 
vollendet von Antony Beaumont (1984) 
In deutscher Sprache mit deutschen und 
englischen Übertiteln
MUSIKALISCHE LEITUNG Tomáš Netopil
INSZENIERUNG Keith Warner





CHOREOGRAFIE Karl Alfred Schreiner
ASSISTENZ CHOREOGRAFIE Patrick Teschner
CHOR Jörn Hinnerk Andresen
DRAMATURGIE Juliane Schunke
DOKTOR FAUST Lester Lynch
WAGNER Michael Eder
SECHSTE GEISTERSTIMME / MEPHISTOPHELES / 
EIN NACHTWÄCHTER Mark Le Brocq
FÜNFTE GEISTERSTIMME / MEGÄROS / 
HERZOG VON PARMA Michael König
HERZOGIN VON PARMA Manuela Uhl
ERSTE GEISTERSTIMME / GRAVIS / 
ZEREMONIENMEISTER Magnus Piontek
SOLDAT, DES MÄDCHENS BRUDER / 
NATURGELEHRTER Sebastian Wartig
VIERTE GEISTERSTIMME / BEELZEBUTH / 
EIN LEUTNANT Christian Baumgärtel
ERSTER STUDENT AUS KRAKAU Eric Stokloßa
ZWEITER STUDENT AUS KRAKAU Bernhard Hansky*
DRITTER STUDENT AUS KRAKAU Allen Boxer
ZWEITE GEISTERSTIMME / LEVIS / 
THEOLOGE Tilmann Rönnebeck
DRITTE GEISTERSTIMME / ASMODUS / 
JURIST Stephan Klemm
ERSTER STUDENT AUS WITTENBERG Gerald Hupach
ZWEITER STUDENT AUS WITTENBERG 
Khanyiso Gwenxane*
DRITTER STUDENT AUS WITTENBERG 
Alexandros Stavrakakis*
VIERTER STUDENT AUS WITTENBERG/ 
TENORSOLO IM LETZTEN BILD Aaron Pegram
FÜNFTER STUDENT AUS WITTENBERG
Benjamin Glaubitz
DER SCHÜCHTERNE Friedrich Darge, 
Martin Schubert
ERSTE FRAUENSTIMME Roxana Incontrera
ZWEITE FRAUENSTIMME Angela Liebold
DRITTE FRAUENSTIMME Elisabeth Wilke
Sächsischer Staatsopernchor Dresden
Sächsische Staatskapelle Dresden
Mit freundlicher Unterstützung der Stiftung 
zur Förderung der Semperoper 
* Mitglied im Jungen Ensemble
Premiere 19. März 2017
Vorstellungen 25. März, 20., 23. April & 7. Mai 2017
Karten ab 11 Euro
Premierenkostprobe 14. März 2017, 18 Uhr
Aktenzeichen »Doktor Faust« 16. März 2017, 19 Uhr
Kostenlose Werkeinführungen jeweils 45 Minuten 
vor Vorstellungsbeginn im Opernkeller
 »Ich, Faust,
ein ewiger Wille«
Nach über 90 Jahren kehrt »Doktor Faust« von Ferruccio Busoni in der 
Regie von Keith Warner an den Ort seiner Uraufführung nach Dresden 
zurück. Busoni wählte den Mythos des wissensdurstigen Gelehrten 
als Reaktion auf die Ereignisse des Ersten Weltkrieges und gibt sich in 
Libretto und Komposition selbst als Faust-Mensch zu erkennen.
 D
er italienische Komponist Fer-
ruccio Busoni galt Zeit seines 
Lebens als Weltenbürger: Ge-
boren 1866 in Italien, lebte und 
arbeitete der Klaviervirtuose, 
Dirigent und Komponist nach verschiede-
nen Stationen in Moskau und Boston viele 
Jahre seines Lebens in seiner Wahlheimat 
Berlin, heiratete eine schwedische Frau 
und verbrachte die Jahre des Exils während 
des Ersten Weltkrieges in Zürich. 1920 
kehrte er schließlich nach Berlin zurück, 
wo er 1924 starb. Sein Wesen vereinte das 
Temperament Italiens mit der Strenge und 
dem Bildungsanspruch Deutschlands und 
ließ ihn zu einem weitgereisten, polyglotten 
und erkenntnisreichen Mann werden. Doch 
zeigt seine Biografie auch die Spuren des 
Außenseitertums, der Heimatlosigkeit, als 
sich in den Jahren des Ersten Weltkrieges 
Italien und Deutschland in feindlichen 
Lagern gegenüberstanden. Der Pazifist 
Busoni positionierte sich für keines der 
beiden Länder und zog sich schweren 
Herzens ins Schweizer Exil nach Zürich 
zurück. Freilich traf er hier viele Gelehrte, 
Bekannte und Künstler, die sich aus dem-
selben Grund dorthin geflüchtet hatten, 
doch trafen ihn die Ereignisse dieser Jahre 
bis ins Mark und begleiteten ihn bis zu 
seinem Tod. Zudem wurde sein Pazifismus 
in seinen Heimatländern mit Argwohn be-
trachtet und mit einigen Verleumdungen 
geschmäht. Gegen die Anschuldigung, 
er hätte schließlich die Schweizer Natio-
nalität angenommen, wehrte sich Busoni 
entschieden mit Argumenten, die auch der 
Gesellschaft des 21. Jahrhunderts in den 
Ohren klingeln sollten: »Die ganze Welt 
ist ein Dorf, man findet überall Nachteile 
und überall kann man auch – insofern man 
will – Qualitäten finden. Alle Nationen, als 
Masse betrachtet, sind unsympathisch (ja, 
alle!), und jede Nation bringt auch auserle-
sene Persönlichkeiten hervor. Aus diesem 
einen und wichtigsten Grund fände ich es 
schade, meine Nationalität zu ändern, da 
niemals bewiesen wurde, dass irgendeine 
unter den vielen besser als eine andere ist. 
Aus diesem Grund bin ich NICHT Schwei-
zer geworden, und du kannst es gerne in 
Paris offiziell widerrufen, wenn die Leute 
eine so große Bedeutung daran knüpfen. 
Man hat schon schwer genug an der einen 
Nationalität zu tragen, die man bei Geburt 
auf den Körper gestempelt bekommt.« 
(Brief an seinen Schüler Émile Blanchet, 
ca. 1915)
In die Zeit des Züricher Exils fällt auch 
die Hauptarbeit an Libretto und Kom-
position von Busonis vierter und letzter 
Oper »Doktor Faust«. Bereits seit 1910 
beschäftigte sich der Komponist mit dem 
Faust-Stoff. Zum einen faszinierte ihn die 
Zeitenwende zwischen Mittelalter und Neu-
zeit und das Individuum Mensch, wie es in 
der Renaissance hervortrat. Zum anderen 
wurde die Figur des Faust zu Beginn des 
20. Jahrhunderts, verstärkt aber in den Jah-
ren nach 1918, zum deutschen Heroen sti-
lisiert, der allein in der Lage sei, auch diese 
Niederlage zu bestehen und sich von neuem 
dem Erkenntnisgewinn zu widmen. 
Ausgehend von Goethes »Faust«-
Interpretation war das Puppenspiel aus 
dem 17. Jahrhundert Busonis Hauptinspi-
rationsquelle. Die Gretchen-Handlung aus 
Goethes »Faust« liegt bei Busoni bereits 
in der Vergangenheit und wird nur kurz in 
der Rückschau erwähnt. Als ein Gelehrter 
der Wittenberger Hochschule geht Faust 
aus Angst vor seinen Gläubigern den Pakt 
mit Mephistopheles ein, flieht mit ihm nach 
Italien und verführt dort die Herzogin von 
Parma, mit der er ein Kind zeugt. Er ver-
lässt sie und kehrt nach Wittenberg zurück. 
Dort lässt er mit Mephistopheles’ Hilfe 
Helena, die schönste Frau seit der Antike, 
wiederauferstehen, doch ihr Bild ist und 
bleibt Trugbild. Für den Schluss erfindet 
Busoni eine keinem Vorbild entspringende 
eigene Lösung: Erschöpft an Seele und 
Geist begegnet Faust eine Erscheinung der 
Herzogin, die ihm sein totes Kind in die 
Arme legt. Sterbend reinkarniert Faust sich 
in seinem Kind, das als blühender Jüngling 
aufersteht und lässt für den gierigen Me-
phisto nur die leere Hülle seines Körpers 
zurück. »Das Kind wird zum Symbol, das 
eine fast versöhnende und über den Rah-
men des Spiels hinausdeutende Lösung 
veranlasst und ermöglicht.« Musikalisch 
stellte Busoni, der sich selbst als Erneuerer 
der Oper sah, auch seine »Dichtung für 
Musik« in diesen Kontext einer neuen Oper-
nästhetik. Neue Wege wollte er finden, die 
nicht in den Bahnen der Wagner-Nachfolge 
oder in die Traditionen der italienischen 
Oper führten. Selbstständig sollte die Mu-
sik sein, wundersam der Inhalt und desillu-
sionierend die Darstellung.
Im Dezember 1914 verfasste der Kom-
ponist innerhalb weniger Tage den Text für 
sein Werk. 1916 begann er mit der Kompo-
sition, die sich bis ein Jahr vor seinem Tod 
1924 hinzog. Warum er die Oper als Frag-
ment zurückließ, ist bis heute ein Rätsel. 
Zwei wichtige Stellen des Stückes bleiben 
unkomponiert: Die Helena-Erscheinung 
und der Schlussmonolog Fausts. Da schei-
nen die letzten von Busoni vertonten Worte 
des Librettos »O beten, beten! Wo die Worte 
finden? Sie tanzen durchs Gehirn wie Zau-
berformelnn«, nicht ganz zufällig zu sein. 
Um die Oper dennoch posthum aufführen 
zu können, beschäftigte sich Philipp Jar-
nach, ein Komponist, den Busoni in seiner 
Züricher Zeit kennengelernt hatte, mit der 
Partitur und vollendete die Oper. Merkwür-
digerweise ließ er dabei Busonis Skizzen 
und Notizen über die Anlage des Schlusses 
außer Acht und vervollständigte die beiden 
fehlenden Stellen in sehr knapper Art und 
Weise. In seiner Fassung endet die Oper mit 
den Worten des Nachtwächters (Mephisto-
pheles), der sich über den toten Faust beugt 
und spricht: »Sollte dieser Mann verun-
glückt sein?« und betont damit das Schei-
tern Fausts, der am Ende seines Lebens jede 
Illusion verloren hat und dem Teufel schick-
salsergeben anheimfällt. In der knapp 60 
Jahre später (1984) erschienenen Fassung 
von Antony Beaumont, der Busonis Skizzen 
genau studiert hatte, entsteht ein wesentlich 
längerer Schluss als der von Jarnach, der 
die von Busoni beschriebene Inkarnation 
Fausts in seinem Kind und einen Faust er-
lösenden Schluss durch die Wiederholung 
seines Schlussmonologes durch einen Chor 
zu einer Apotheose werden lässt.
Am 21. Mai 1925 fand die Urauffüh-
rung des »Doktor Faust« in der Fassung 
von Philipp Jarnach unter der Leitung 
von Fritz Busch mit Robert Burg als Faust 
und Meta Seinemeyer als Herzogin an der 
Semperoper statt. 2017 interpretiert der 
britische Regisseur Keith Warner, der in 
der Elbmetropole bereits Gounods »Faust / 
Margarete« und Berlioz’ »La damnation de 
Faust« inszenierte, nun Ferruccio Busonis 
Faust-Adaption in der Fassung von Antony 
Beaumont. Juliane Schunke
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Ein wahres
Mozart-Feuerwerk!
Mozart-Tage 2017 vom 14. bis 28. April 2017 
in der Semperoper Dresden
 I
n der Osterzeit macht die Semperoper 
Dresden ihren Besuchern mit den 
»Mozart-Tagen« 2017 ein ganz beson-
deres Angebot: Innerhalb von zwei 
Wochen, beginnend am Karfreitag 
2017, werden insgesamt fünf Opern von 
Wolfgang Amadeus Mozart zu erleben sein, 
dazu Konzerte und verschiedene weitere 
Aufführungsformate, die die Werke des 
großen Komponisten mit hochkarätiger 
Besetzung lebendig werden lassen. Zu den 
»Mozart-Tagen« 2017 bietet die Semperoper 
unterschiedliche Vorstellungen im Paket zu 
Sonderpreisen an, so dass die Festtage zu 
einem wahren Mozart-Feuerwerk werden!
Den Auftakt der »Mozart-Tage 2017« 
macht die Oper »La clemenza di Tito/
Titus« unter der Musikalischen Leitung 
von Paul Daniel und in der Inszenierung 
von Bettina Bruinier am 14. April 2017. 
In den Hauptpartien sind unter anderem 
Giuseppe Filianoti, Véronique Gens, Elena 
Gorshunova, Anke Vondung zu erleben. 
Ihren Höhepunkt erleben die »Mozart-Ta-
ge« dann am Ostersamstag, den 15. April 
2017, mit der Premiere des Singspiels »Die 
Entführung aus dem Serail«. Unter der 
Musikalischen Leitung von Christopher 
Moulds und in der Inszenierung von Mi-
chiel Dijkema singen Simona Šaturová, 
Tuuli Takala, Joel Prieto, Manuel Günther 
und Dimitry Ivashchenko, Erol Sander 
übernimmt die Rolle des Bassa Selim. 
Der Reigen der Mozart-Opern wird 
durch »Le nozze di Figaro/Die Hochzeit 
des Figaro« am 16. und 22. April, »Così 
fan tutte» am 17. und 26. April und »Don 
Giovanni« am 19. und 28. April 2017 ver-
vollständigt. 
Wer jedoch die drei Mozart-Da-Ponte-
Opern in einer Stunde erleben möchte, der 
sollte sich die Termine vormerken, an de-
nen in Semper Zwei das »Mozart Pasticcio« 
auf dem Spielplan steht: Am 15., 18., 20. & 
23. April 2017 lädt der Musikalische Leiter 
Omer Meir Wellber zu diesem außerge-
wöhnlichen Kammerprojekt ein. 
Doch damit nicht genug: Eine Semper 
Matinee widmet sich mit einem Liedpro-
gramm am 17. April Mozart und seinen 
Zeitgenossen. Ein Sonderkonzert der 
Sächsischen Staatskapelle Dresden am 
21. und 22. April vervollständigt das Pro-
gramm mit Werken von Mozart und Alfred 
Schnittke, und last but not least steht auch 
der 3. Aufführungsabend der Staatskapelle 
am 25. April ganz im Zeichen der »Mozart-
Tage 2017«. Susanne Springer
Wolfgang Amadeus Mozart
LA CLEMENZA DI TITO / TITUS
MUSIKALISCHE LEITUNG Paul Daniel
REGIE Bettina Bruinier
Mit Giuseppe Filianoti, Véronique Gens, 
Elena Gorshunova, Anke Vondung u. a.
14. & 27. April 2017
Wolfgang Amadeus Mozart
DIE ENTFÜHRUNG AUS 
DEM SERAIL
MUSIKALISCHE LEITUNG Christopher Moulds
REGIE Michiel Dijkema
Mit Erol Sander, Simona Šaturová, Tuuli Takala, 
Joel Prieto, Dimitry Ivashchenko u. a.
Premiere 15. April 2017
18. & 24. April 2017
Wolfgang Amadeus Mozart
LE NOZZE DI FIGARO / 
DIE HOCHZEIT DES FIGARO
MUSIKALISCHE LEITUNG Omer Meir Wellber
REGIE Johannes Erath
Mit Christoph Pohl, Sarah-Jane Brandon, 
Emily Dorn, Kostas Smoriginas u. a.
16. & 22. April 2017
Wolfgang Amadeus Mozart
COSÌ FAN TUTTE
MUSIKALISCHE LEITUNG Omer Meir Wellber
REGIE Andreas Kriegenburg
Mit Iulia Maria Dan, Katija Dragojevic, Ute Selbig, 
Peter Sonn, Mario Cassi, Lorenzo Regazzo u. a.
17. & 26. April 2017
Wolfgang Amadeus Mozart
DON GIOVANNI
MUSIKALISCHE LEITUNG Omer Meir Wellber
REGIE Andreas Kriegenburg
Mit Lucas Meachem, Maria Bengtsson, 
Edgaras Montvidas, Danielle de Niese, 
Matthew Rose, Anke Vondung u. a.
19. & 28. April 2017
MOZART-PASTICCIO
Oder: 7 Personen auf der Suche nach ihrer Oper
MUSIKALISCHE LEITUNG Omer Meir Wellber
SZENISCHE EINRICHTUNG Niv Hoffman
15., 18., 20. & 23. April 2017, Semper Zwei
SEMPER MATINEE
Mozart und Zeitgenossen
Ein Ausflug in die Wiener Klassik
17. April 2017, 11 Uhr
SONDERKONZERT
der Sächsischen Staatskapelle Dresden
DIRIGENT Omer Meir Wellber
KLAVIER Kit Armstrong
21. & 22. April 2017
3. AUFFÜHRUNGSABEND




 »Diese Klänge sind 
schon Theater«
Salvatore Sciarrinos »Lohengrin« dringt tief in 
die Fantasie des Zuhörers ein
 W
er ist dieser Lohengrin? 
Vor fast genau einem 
Jahr half er als Richard 
Wagners strahlender 
Held in der Semperoper 
und auf dem Großbildschirm auf dem Thea-
terplatz der unschuldigen Elsa aus der Be-
drängnis, verließ die Neugierige allerdings 
noch in der Hochzeitsnacht, weil sie darauf 
bestand, seinen Namen und seine Herkunft 
zu erfahren. Bei dem französischen Dichter 
Jules Laforgue klärt sich dieses Dilemma 
binnen Sekunden: In seiner 1887 – knappe 
vier Jahrzehnte nach Wagners Oper – er-
schienenen Erzählung »Lohengrin, der 
Sohn des Parsifal« verkündet der Protago-
nist umgehend nach seinem Erscheinen 
dem staunenden Volk: »Parsifal ist mein 
Vater. Ich bin Lohengrin«; vom Frageverbot 
keine Rede. Verlassen wird Elsa dennoch, 
denn der Retter und künftige Gemahl weiß 
mit seiner leidenschaftlichen Braut in der 
Hochzeitsnacht nichts anzufangen: »Ich 
verabscheue Eure mageren Hüften«, blafft 
er die verstörte Elsa barsch an, bevor er 
sich davonstiehlt. Zurück bleibt ein weißes 
Daunenkissen als höhnisches Abbild des 
Schwanenritters und eine bis zur Schizo-
phrenie erschütterte junge Frau, die ver-
geblich versucht, das Trauma jener Nacht 
zu verarbeiten. Auf sie fokussierte Salvatore 
Sciarrino seine 1982 uraufgeführte Kam-
meroper »Lohengrin«, die das Wagner’sche 
Pathos vollständig negiert und stattdes-
sen das feinnervige Psychogramm des 
Symbolisten Laforgue in lautmalerische 
Klanggemälde, instrumentale Tonsplitter 
und eine virtuose Vokal-Artistik der Elsa 
fasst. In Gurren, Säuseln, Rufen macht Elsa 
ihren fiebrigen Visionen Luft. »Über ihren 
Kehlkopf dringen wir in ihre Seele ein«, 
beschreibt Sarah Maria Sun, die als Sciar-
rinos Elsa debütiert. Aus ihren Satzfetzen, 
Seufzern, ihrem Stocken und Verstummen 
formen sich im Kopf des Zuhörers Szenari-
en einer aus der Gesellschaft Ausgestoße-
nen, die sich ihren Retter erträumt, um von 
ihm zurückgestoßen zu werden. Lohengrin 
selbst tritt dabei einzig durch Elsas Mund 
und in der Fantasie des Publikums in Er-
scheinung. »Eine unsichtbare Handlung« 
fügte der Avantgarde-Komponist Sciarrino 
seinem Werktitel erklärend hinzu, denn 
die musikalische Gestaltung mache eine 
große szenische Bebilderung überflüssig. 
»Man vergisst, dass die Stärke der musi-
kalischen Sprache in ihrer Fähigkeit liegt, 
Dinge darzustellen, Illusionen heraufzube-
schwören«, schrieb Sciarrino. Peter Tilling, 
musikalischer Leiter des »Lohengrin«, sieht 
in diesem Gedanken das Grundverständnis 
jedes Musikers: »Wir fragen uns immer, ob 
wir allein mit unseren Instrumenten etwas 
darstellen können. Und Sciarrino sagt, ja, 
alles. Diese Klänge sind schon Theater.« 
So verschmelzen die Instrumente mit 
dem Kosmos der Elsa und illustrieren ihre 
Wahrnehmungen: »Die Flöten imitieren 
das Atmen Elsas, im Cello singen die Gril-
len, die Elsa hört, selbst die Stille schafft 
Räume«, erläutert Sarah Maria Sun. »Das 
ist eine der intimsten Arten überhaupt zu 
musizieren, indem die Zuhörer in ihrem 
Kopf mitgestalten. Diese feinen Klänge 
können ganz vielfältige Fantasien entste-
hen lassen, wenn man wirklich zuhört, 
wie man einem Menschen eben zuhören 
Salvatore Sciarrino
LOHENGRIN
Unsichtbare Handlung für eine Solistin, 
Instrumente und Stimmen
Libretto vom Komponisten nach Jules Laforgues 
Erzählung »Lohengrin, fils de Parsifal«
In italienischer Sprache mit deutschen 
Übertiteln
MUSIKALISCHE LEITUNG Peter Tilling
SZENISCHE EINRICHTUNG Manfred Weiß, 
Arne Walther, Jan Seeger, Okarina Peter, 
Anne Gerber









30. April & 1. Mai 2017
Premierenkostprobe
25. April 2017, 17 Uhr
Semper Zwei
sollte. Und das ist es doch, was Theater 
und Musik eigentlich wollen: dass man 
Menschen und Emotionen lauscht …« »… 
und dadurch verändert wird«, fügt Peter 
Tilling hinzu: »Von der Mitgestaltung ge-
langt man zur Reflexion und schließlich 
zur Katharsis – ganz im antiken Sinne.« 
Bei Elsa selbst steht am Ende jedoch keine 
kathartische Überhöhung aus Leid und 
Erlösung, sondern ein auswegloses Verstri-
cken in den Traumgebilden von Sciarrinos 
klangexpressivem »Anti-Lohengrin«. 
 Anne Gerber
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